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RESUMEN: El propósito de esta investigación es presentar la obra cinematográfica del 
director, productor y autor, Jim Jarmusch, e intentar comprender el cine narrativo desde 
una perspectiva menos divulgada. A pesar de que Jarmusch ha gozado de gran 
popularidad y visibilidad en el nicho de cine independiente, muy poca investigación 
académica se ha llevado a cabo con relación a su filosofía, su narrativa, y las preferencias 
temáticas y estilísticas de su obra. La figura de Jarmusch es valiosa desde el punto de 
vista académico, no solo como un director y productor independiente que ha sido capaz 
de mantenerse al margen de la industria comercial del cine; sino también como un intento 
de analizar su narrativa como nueva forma de comprender el mundo cinematográfico 
moderno. El rol de Jarmusch como director y autor lo ubica en una posición privilegiada 
y singularizan a Jarmusch como un cinematógrafo excéntrico y vanguardista y le suman 
valores añadidos a sus ya reconocidos credenciales de autoría. PALABRAS CLAVE: Jim 
Jarmusch, cine independiente, narrativa, postmodernismo, el otro. 
 
ABSTRACT: This research paper’s aim is to unfold the cinematographic work of film 
director, producer and author, Jim Jarmusch, in an attempt to understand narrative films 
from a different perspective. Even though Jarmusch has enjoyed popularity and visibility 
in the independent film niche, little academic research has been carried out by scholars 
regarding his philosophy, narrative, thematic and stylistic preferences. Jarmusch’s figure 
is worthy of approaching from an academic standpoint, not only as an independent author 
director-producer who has successfully fought to stay on the margin of the mainstream 
film industry, but also as an attempt to analyze his narrative as a new form of storytelling 
in the contemporary cinematographic world. The filmmaker’s unique role as director and 
author makes Jarmusch a virtually unique contemporary filmmaker and comprise an 
added value to his already recognized authorial credentials. KEY WORDS: Jim 
Jarmusch, independent films, narrative, postmodernism, the other. 
________________________________________________________________________ 
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Jim Jarmusch, productor y director de  cine estadounidense
1
 figura como uno de 
los cinematógrafos independientes de mayor renombre en los últimos treinta años.  
Stranger Than Paradise (1981) su segundo filme, fue galardonado con el premio 
internacional de críticos del Rotterdam Film Festival y luego como mejor filme por parte 
de la Camera d’Or. Desde 1979, ha producido once películas principales y otros cortos.   
Sus obras han gozado de una gran popularidad, sobre todo en Europa y otros países fuera 
de los Estados Unidos.   
Jarmusch se distingue por haber producido filmes excéntricos que ilustran las 
dinámicas del mundo postmoderno, en el cual sus personajes a menudo sufren de 
alienación y confusión. Aparte del gran valor estético de su obra, sus películas acentúan 
una dimensión política cuyas  localizaciones sociales son temporales y tiende a poner el 
foco sobre la figura de los grupos marginados por la sociedad y los inmigrantes, que 
ansían ser aceptados y encajar dentro de un estándar idealizado del sueño americano. 
                                                        
1
 Jim Jarmusch nació en 1953 en un hogar de clase media cerca de la ciudad industrial de Akron, en el 
estado de Ohio. Es hijo de una periodista jubilada y de un empresario, ambos de ascendencia europea. Una 
vez completó la escuela superior, Jarmusch intentó escapar de su pequeño pueblo natal e ingresó a la 
Escuela de Periodismo de la Northwestern University. Poco después se transfirió a Columbia University, en 
Nueva York, de donde se graduó de la Facultad de Literatura.  Interesado siempre en la narrativa 
deconstructiva, estudió de la mano de poetas y desde una temprana edad comenzó a ver filmes americanos 
y japoneses en blanco y negro. Seducido por estas películas decidió transferirse a París durante un 
semestre, donde descubrió el cine del mundo. Una vez regresó a los Estados Unidos comenzó a escribir 
textos más descriptivos y cinematográficos. Más tarde cursaría un Máster en Cine en la New York 
University, donde ejerció de asistente de Nicholas Ray, un reconocido director de cine que lo introdujo a 
las técnicas de la producción de cine. Como cinematógrafo, Ray tuvo una enorme influencia sobre 
Jarmusch, ya que ambos directores estaban fascinados con los personajes marginados por la sociedad y las 
idiosincrasias de la alienación social. Trabajando de la mano de Ray, Jarmusch descubrió su verdadera 
pasión por el cine. Una vez recibe una beca para pagar sus estudios en New York University, decide utilizar 
los fondos para costear su primer filme Permanent Vacation en 1979. Su acción fue evidentemente 
reprendida por parte de los oficiales de la universidad y podríamos sugerir que a partir de este momento, 
Jarmusch decide abandonar sus estudios para perseguir una carrera en lo que verdaderamente la interesaba:   
la cinematografía.  
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Esto, a su vez, también refleja la simpatía y la identificación que siente el propio 
Jarmusch hacia los personajes marginados.   
 En cuanto al método de trabajo, incluso después de optar por equipo y 
presupuestos mayores, Jim Jarmusch aun prefiere emplear amigos en lugar de actores 
desconocidos.  Asimismo, evita integrarse dentro del cine comercial y emplea técnicas y 
costumbres como la improvisación y la espontaneidad como parte de su labor artesanal 
como productor y director.  
Por todas estas razones y otras que expondremos a continuación, la obra 
cinematográfica de Jim Jarmusch merece ser explorada como estudio de caso para lograr 
un acercamiento a la reformulación de narrativas dentro de la corriente de filmes 
postmodernos de tendencias minimalistas y vanguardistas. 
Tabla 1 
Filmografía de Jim Jarmusch (Feature films)  
 
Año Título Roles 
1980 Permanent Vacation  Director, Guionista, Editor, Compositor, 
Productor 
1984 Stranger Than Paradise  Director, Guionista, Editor 
1986 Down By Law  Director, Guionista 
1989 Mystery Train  Director, Guionista 
1991 Night on Earth  Director, Guionista, Productor 
1995 Dead Man  Director, Guionista 
1999 Ghost Dog: The Way of the 
Samurai  
Director, Guionista, Productor 
2003 Coffee and Cigarettes  Director, Guionista, Productor 
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2005 Broken Flowers  Director, Guionista 
2009 The Limits of Control  Director, Guionista 
2013 Only Lovers Left Alive  Director, Guionista 
FILOSOFÍA PUNK 
 
La filosofía poco convencional de Jarmusch está fuertemente influida por su 
temprana participación en el movimiento punk y es, por lo tanto, un elemento clave para 
comprender su obra. Durante la década de los setenta Jarmusch experimentó con esa 
música mientras vivía en Nueva York y aunque en los años ochenta decide seguir una 
carrera en el cine, su estilo denota un espíritu punk. 
Los punk cuestionan la conformidad no solo intentando actuar y sonar diferente, 
sino también cuestionando los modos de pensar predominantes. Es en este 
contexto que la noción de “venderse” ante intereses comerciales es vista como 
uno de los crímenes más serios. Aunque luego se argumentó que el punk fue 
absorbido dentro de la corriente comercial, parece probable que la filosofía 
predominante del pensamiento jarmuschiano sigue influenciado por esta 
tendencia. (Lawlor, 1999, p. 15) 
 
A pesar de la oposición y aunque el mismo Jarmusch admite que vender su obra 
al mercado comercial generaría mayores ganancias, el director insiste en producir filmes 
de bajo presupuesto y mantener absoluto control artístico de su obra. La actitud 
inconformista del estilo de Jarmusch es una de las características más pronunciadas de la 
cultura punk y new wave, una tendencia que se desarrolló en Nueva York entre los 1970’s 
y 1980’s.  
Aunque en el Reino Unido la música punk y new wave se asociaban inicialmente 
con las clases trabajadoras, en los Estados Unidos llevaba el sello de la clase 
media y los universitarios que provenían de pequeños pueblos y la periferia de la 
ciudad. Estos jóvenes que ahora se habían trasferido a grandes ciudades como 
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Nueva York, percibían la vida urbana a través de una amalgama de encanto, 
fascinación e ironía, todo envuelto en un panorama de vitalidad (…).  (Suárez, 
2007, p. 16-17) 
 
La obra de Jarmusch puede ser interpretada como una reacción ante la corriente 
estructurada del cine comercial, que generalmente ignora la tendencia a improvisar, 
producir en formatos más económicos y vanguardistas y evita la intimidad de sus 
personajes y narrativas.  
Con relación a la elección de temas centrales en la obra de Jarmusch, vemos cómo 
el director reta los valores y asunciones de la corriente de cine comercial y la cultura 
popular estadounidense. A menudo ofrece una interpretación satírica de lo que considera 
es el sueño americano y la vida en Estados Unidos en realidad. Sus temas principales 
reflejan sentimientos encontrados de aislamiento, choques culturales, falta o 
imposibilidad para comunicarse, entre otros. Su estilo es reflexivo, minimalista y tiende a 
absorber a la audiencia, sobre todo con los análisis de personajes, más que por la trama  
en sí. Jarmusch no demuestra prisa para desenmascarar a sus personajes. Toma su tiempo 
y utilizando un lente de ángulo ancho permite detenerse en cada toma y hacer frecuentes 
acercamientos y desteñidos.  
 
 
PREFERENCIAS ESTILÍSTICAS: MINIMALISMO Y FRAGMENTACIÓN 
 
La fotografía exterior de algunos de sus filmes como Stranger Than Paradise no 
solo es minimalista, sino también demuestra una apariencia muy brillante y desteñida que 
refleja una cámara estática enfocada en la acción a distancia y los paisajes desolados, que 
representan a su vez el mismo aislamiento de sus personajes. A través de sus películas es 
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observable esta técnica de deslucimiento en la que Jarmusch pone la pantalla en negro 
pausadamente antes de pasar a la siguiente escena. En una entrevista en 1984 expresó: 
“los filmes deben conseguir nuevas maneras de describir emociones y vidas reales sin 
tener que acudir a la manipulación de la audiencia por medio de técnicas familiares y 
sentimentales” (Jarmusch, 1984, p. 2). ¿Significa esto que el uso de los desteñidos es su 
manera de manipular a la audiencia? Podría ser, aunque algo sí es evidente:   su obra 
presenta una única óptica fragmentada, limitada y minimalista, enfocada, por lo general, 
en sus personajes.  Esto, sin duda alguna, permite tiempo al espectador para silenciarse y 
reflexionar. Dichos ennegrecimientos entre escenas pueden ser percibidos como espacios 
para respirar y señalar el paso del tiempo, aunque también se refieren al tema recurrente 
de la ausencia. 
Por la mutua implicación de la ausencia y la presencia en ese orden simbólico, la 
ausencia puede entenderse como una existencia igualmente positiva. Esto es lo 
que permite a Lacan decir que la nada es también un objeto.  (Evans, 1996, p. 2) 
 
En muchos de sus filmes, vemos también la fragmentación de la trama. En el caso 
de Stranger Than Paradise, Night on Earth y Down By Law la narrativa es presentada de 
manera fragmentada en una trilogía clásica, donde cada historia ocurre de manera 
independiente  y simultánea a las otras dos y, aunque al final no se conectan, comparten 
una temática entre sí.  
Otro tema recurrente en la obra jarmuschiana es la relación entre los personajes y 
su entorno, que por lo general son ciudades fantasmas o casi en estado de 
descomposición. La ciudad americana además de hacernos reflexionar sobre el tema de la 
identidad, provee una oportunidad para que Jarmusch pueda enfocarse en tomas 
extendidas que acentúan los sentimientos de desorientación y alienación que 
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experimentan sus personajes. Los movimientos son limitados, así como los diálogos. 
Como hemos mencionado anteriormente, solo una porción de información es brindada al 
espectador.  Así, este puede reflexionar e interpretar a su propia manera.  
Frecuentemente, los protagonistas son incapaces de comunicarse entre sí, ya sea 
por barreras lingüísticas o culturales.  Esta es otra característica recurrente de Jarmusch, 
que recalca la crisis de identidad y el aislamiento. Comprendemos mucho acerca de los 
protagonistas por medio de los cortos e impactantes diálogos e interacciones con otros, 
así como del silencio producto de su falta de dirección. Los personajes, cuidadosamente 
elegidos por Jarmusch, son marionetas dentro de un mundo aislado y cambiante, una 
característica de los Estados Unidos en la década del ochenta. Muchos sufren de un 
sentimiento de optimismo artificial, pero por su inercia o imposibilidad para comunicarse 
y cambiar sus realidades, están forzados a aceptar su destino inevitable. Un ejemplo lo 
vemos en Stranger Than Paradise por medio del protagonista, Willie, un confundido 
inmigrante húngaro que se ha trasladado a los Estados Unidos y hace un enorme intento 
por adoptar su nueva identidad a la vez que abandona y forzosamente olvida su verdadera 
esencia. Willie se aferra a su nueva versión americana y expresa vergüenza por su 
herencia húngara. Por medio de esta narrativa vemos cómo la idea del sueño americano 
es presentada de una manera satírica, absurda y burlona.  La identidad americana de 
Willie es solo una ilusión, una invención, una existencia fabricada aferrada a la comida 
precocinada, un exagerado acento americano y el rechazo a todo lo húngaro. Según 
Lawlor, la desilusión ante el idealismo fragmentado del sueño americano permea en la 
trilogía de Jarmusch. Esto me lleva a sugerir que sus filmes podrían considerarse lo que 
Richard Tarnas llama la “condición postmoderna” (Lawlor, 1999, p. 20). 
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POSTMODERNISMO 
 
Junto a la filosofía punk y la cultura popular americana, el postmodernismo y la 
narrativa postmoderna son otras características recurrentes del desarrollo temprano de la 
carrera de Jarmusch como director en los 1960’s. El postmodernismo en la obra de 
Jarmusch se entiende en una era en la que predomina la crisis y la duda. En contraste con 
las películas de Hollywood que, por lo general, presentan tramas y narrativas predecibles, 
la acción jarmuschiana es desdramatizada e interrumpe la estructura de narrativa causal 
presentada por el cine comercial. Asimismo, mientras que el cine de Hollywood puede 
catalogarse bajo estrictos paradigmas y géneros convencionales, los líderes del cine 
independiente estadounidense (Jarmusch, Hal Hartley, Quentin Tarantino, los hermanos 
Coen, David Lynch) rompen los esquemas establecidos. La estructura del tiempo es 
interrumpida en filmes como Mystery Train o Pulp Fiction, ya que el foco de estas tramas 
no está concentrado en un protagonista activo orientado hacia una meta, sino en 
personajes al borde de la sociedad, personas marginadas que no aceptan las normas 
sociales impuestas. Esta tendencia recuerda a la obra de Michael Foucault, quien también 
se interesa por grupos marginados y personajes excluidos de posiciones de poder. 
(Petković y Vuković, 2011, p. 3) 
Algunos filósofos postmodernistas como Foucalt centran su análisis en el 
concepto del hiperrealismo y en la crisis de representación que ha caracterizado al mundo 
moderno. Fredric Jameson ha expresado que precisamente este hiperrealismo se acentúa 
en la falsa representación de la realidad creada y diseminada por los medios de masa. El 
cine de Hollywood es un claro ejemplo de cómo a través de la simulación de narrativa 
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estratégica y el hiperrealismo se acentúa una realidad que poco tiene que ver con la 
verdad. Otra diferencia entre las narrativas de Hollywood y la obra de Jarmusch guarda 
relación con el concepto del tiempo.  
Mientras que Hollywood se ha concentrado en la acción y los aspectos dramáticos 
de la narración, los filmes estadounidenses modernos e independientes han 
explorado esos momentos  entremedio carentes de tensión dramática.  (Petković y 
Vuković, 2011, p. 3) 
 
La tendencia a la desdramatización también fue popularizada por otros 
cinematógrafos como Andy Warhol y Stan Brakhage. En entrevistas, Jarmusch ha 
expresado que uno de los aspectos que más le interesa es precisamente ese tiempo en 
blanco, que suele editarse fuera del pietaje de los filmes. La práctica de eliminar suspenso 
y drama de la trama de su narrativa está enfocada en los detalles más mundanos e 
insignificantes de la vida cotidiana de sus personajes. Asimismo, en muchos de sus filmes 
los protagonistas tienden a estar aburridos y perdidos, mientras son consumidos por la 
monotonía de su propia existencia.  
Según Petković y Vuković (2011), mientras que la modernización usualmente 
rechaza la tradición y enfatiza la subjetividad e individualidad de la experiencia 
audiovisual, la postmodernización reevalúa la tradición y rica herencia. Ambas 
concepciones teóricas suelen posicionar activos protagonistas que encaran sus propios 
destinos. Kant, Hegel y Marx figuran como tres ejemplos de pensadores que emplearon 
esta visión en sus obras. La segunda concepción enfatiza la dominación y puede ser 
examinada a través de las filosofías de teóricos como Nietzsche, Heidegger y Adorno. 
Finalmente, la tercera se interesa más en el estudio y la interpretación del lenguaje y sus 
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múltiples contextos de uso. El lenguaje aquí se interpreta como estudio del subconsciente. 
Esta tendencia se asocia con pensadores como Saussure, Pierce y Wittgenstein.  
 Merece la pena mencionar que existe una atmósfera general definida por la 
importancia de identidades sociales y cultura vanguardista que inicia a principios de la 
carrera de Jarmusch. Por tanto, no debe sorprender que su estilo esté directamente ligado 
al rechazo de la elite y el repertorio experimental modernista.  
Era una época de revisionismo cultural intenso, cuando las historias hegemónicas 
y las visiones del mundo entraban en cuestión. Cuando las perspectivas de la 
minoría entraban en debate público y las fronteras entre el arte elevado y la 
cultura baja se disipaban al punto de casi desaparecer. Muchos de estos 
desarrollos tuvieron antecedentes en el modernismo del siglo XX, pero cobraron 
auge y centralidad durante la guerra fría, especialmente en la década de los 
sesenta. Jarmusch es un heredero tardío de este clima cultural. (Suárez, 2007, p. 3) 
 
MULTICULTURALISMO Y PERSONAJES MARGINADOS 
 
Además del postmodernismo y la narrativa postmoderna, otro elemento clave para 
acercarnos a la visión global de Jarmusch es el multiculturalismo. El cinematógrafo ha  
expresado siempre que su visión de los Estados Unidos es la de un inmigrante y que para 
comprender esta nación, es necesario incluir una perspectiva trasplantada de otra cultura, 
porque Estados Unidos es, precisamente, una colección de influencias trasplantadas.  
En prácticamente cada uno de sus filmes aparece un personaje, ya sea un 
inmigrante o un marginado de la sociedad, fascinado con la noción de ser americano. 
Podemos concluir entonces que el estilo jarmuschiano está fuertemente influenciado por 
la visión inmigrante. En algunos filmes observamos a los protagonistas principales que 
son extranjeros viajando por los Estados Unidos (en Stranger Than Paradise, este rol lo 
asume Eva, la prima húngara de Willie; en Down By Law, el compañero de celda de Jack 
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y Zak es Bob, un italiano protagonizado por Roberto Benigni; en Mystery Train, vemos a 
dos turistas japoneses; y en Night on Earth, el inmigrante es Helmut, un taxista alemán). 
En las otras dos feature films de Jarmusch, Ghost Dog y Dead Man, se presentan 
protagonistas que ejemplifican extranjeros o inmigrantes dentro de su propia cultura. 
Podríamos argumentar que el foco general de la obra jarmuschiana es, por tanto, su 
técnica perfectamente planificada y concebida, sus preferencias temáticas y esa 
marginalidad característica de sus protagonistas que no encajan dentro de los estándares 
impuestos por la sociedad o por el sueño americano. El énfasis del otro juega un rol vital, 
pues estos personajes son encarnados por europeos inmigrantes o excluidos socialmente 
que han desmantelado la figura del héroe establecida por Hollywood.  
Por último, otra preocupación en cuanto a temáticas recurrentes de la obra 
jarmuschiana es la imposibilidad para comunicarse, ya sea por barreras lingüísticas o 
culturales. Muchos protagonistas son incapaces incluso de verbalizar sus pensamientos. 
En el caso de Mystery Train, a pesar de que los dos personajes son japoneses, a menudo 
son incapaces de comprenderse, incluso malentienden sus propias expresiones. Aparece 
una escena cuando Mitzuko asume que Jun está infeliz porque no sonríe. Intenta animarlo 
sin conseguir una respuesta. Finalmente, le pregunta: “¿Te sientes feliz ahora?”  A lo que 
Jun responde: “Siempre lo he estado.” Este ejemplo concreta la idea de que los gestos y 
señas son poco confiables o malentendidas a menudo, una tendencia de Jarmusch para 
subrayar la falta de comunicación y entendimiento entre las personas.  
A pesar de esto, podemos argumentar que aunque Jarmusch estresa estas barreras 
comunicativas, de alguna manera también propone una nueva idea con relación a un 
sentido humano y universal que nos une a todos. Aparenta coexistir también un sentido 
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de unificación entre los personajes que descubren una humanidad compartida y en lugar 
de luchar contra las barreras, las aceptan e intentan superarlas. Un claro ejemplo lo vemos 
en Ghost Dog, donde el protagonista principal es encarnado por Forest Whitaker, un 
hombre que es incapaz de entender a su mejor amigo Raymond, un inmigrante haitiano 
que solo habla en creole. En Dead Man, por otra parte, Blake y Nobody son víctimas de 
una profunda falta de comunicación; sin embargo, a pesar de esto son capaces de forjar 
una conexión espiritual que explora la naturaleza humana y los límites de la 
comunicación. En Mystery Train, los dos protagonistas hablan siempre en japonés y ante 
la falta de subtítulos, los espectadores también se convierten en víctimas de esta 
incomprensión lingüística.  
Como es común entre artistas y cinematógrafos, sus obras suelen ser reflejos de sí 
mismos. Jarmusch ha expresado en varias ocasiones que la imposibilidad de comunicarse 
o comprender a su totalidad es un asunto profundo que le preocupa e interesa explorar en 
sus filmes.  
 
ESTILOS NARRATIVOS 
 
Los orígenes de los géneros cinematográficos pueden ubicarse en cuatro 
categorías principales, especialmente cuando se refiere a estilos narrativos. Al inicio, el 
estilo prenarrativo se empleaba en el cine documental. Entre 1907 y 1909, los filmes 
narrativos se convirtieron en la tendencia predominante del cine. Este giro hacia la 
narración fue influenciada directamente por las demandas del mercado, que popularizaba 
tramas de ficción y llegó a conocerse como el cine clásico realista. La narrativa clásica de 
Hollywood también está caracterizada por la narración causal. Por medio de este estilo la 
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audiencia es capaz de identificarse con la trama y el protagonista principal, comúnmente 
encarnado por un héroe. La trama enfatiza unos hechos dramáticos  donde los problemas 
pueden resolverse y el héroe principal es capaz de sobrellevar cualquier obstáculo. Esta 
tendencia puede ser interpretada como una manera de reflexionar sobre la filosofía de 
vida moderna y pragmática estadounidense a través de una mirada global utópica.  
Las prácticas de trabajo de Jarmusch también involucran la noción creativa de sus 
filmes, que suelen comenzar como un grupo de eventos que se van desenterrando en un 
proceso centrado de narración enfocada en uno o más protagonistas. En entrevistas, 
Jarmusch ha expresado que sus filmes se desarrollan de una idea básica que origina de 
una cualidad de un personaje en particular. El proceso de ensayo se centra en la 
improvisación y la colaboración de este personaje, junto con el resto del equipo 
colaborativo:   otro elemento clave que añade un valor a los credenciales de Jarmusch 
como autor de su obra. 
 
CONCLUSIONES 
 
No cabe duda de que los filmes producidos y dirigidos por el cinematógrafo 
independiente, Jim Jarmusch, merecen ser estudiados desde una perspectiva académica, 
sobre todo por su excentricidad en cuanto a preferencias estilísticas y temáticas. Sin 
embargo, el proceso artesanal de su estructura, producción y administración también 
singulariza la obra jarmuschiana. En entrevistas, el director ha expresado que sus 
principales influencias son la cultura popular estadounidense y el cine de Hollywood, así 
como los estilos independientes que caracterizan al cine europeo y japonés.  
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Otra influencia clara de la obra jarmuschiana es la filosofía punk y la escena de la 
música punk que cobró auge en Nueva York durante la década de los setenta cuando 
Jarmusch comenzó su corta carrera como músico. Su rechazo al elitismo comercial y su 
inclinación hacia el repertorio modernista experimental influenciado por el punk y la 
cultura new wave proveyó a sus filmes un impacto social vanguardista capaz de llegar al 
público y enfatizar consciencia crítica y sofisticada- una característica ausente en el cine 
comercial. 
Entre los temas recurrentes de la obra de Jarmusch podemos destacar narrativas 
centradas en los protagonistas, donde el foco no se ubica en la trama per se, sino en las 
interacciones (o falta de interacciones) entre los personajes. Muchos de ellos son 
inmigrantes o personas marginadas y excluidas por la sociedad, aunque también aparecen 
individuos en viajes espirituales. Todas estas tramas desdramatizadas son exaltadas con 
estilos cinematográficos minimalistas y visuales reducidos. Las técnicas creativas de 
Jarmusch están caracterizadas por frecuentes tomas de cerca, lentes de ángulos anchos y 
todo visual que contribuya a exaltar los comportamientos de los personajes y su relación 
con su entorno. En cuanto a preferencias estilísticas, también existe una técnica de 
ennegrecimiento entre escenas para otorgar al espectador un momento de reflexión. 
Con relación al entorno, Jarmusch enfatiza los contextos urbanos caracterizados 
por la descomposición y el aislamiento. Este tipo de entorno físico contribuye a otros de 
los temas clave que se exploran en estos filmes: la confusión, el aislamiento y la soledad. 
Finalmente, otro tema recurrente son las barreras culturas y comunicativas, una tendencia 
que se presenta en cada uno de sus filmes. Los personajes suelen hablar diferentes 
lenguas entre sí o sufren algún tipo de marginalización que les imposibilita integrarse en 
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la sociedad. Sin embargo, podemos concluir que a pesar de la recurrencia de los temas de 
desilusión y falta de comunicación en las primeras dos películas de su trilogía, en las 
posteriores descubrimos una tendencia a enfatizar la unión y el sentido de humanidad que 
nos conecta a todos. (Lawlor, 1999, p. 46) 
Finalmente, con relación a la narrativa de los filmes jarmuschianos podemos 
identificar una clara distinción con el cine comercial, donde vemos una estructura 
coherente narrativa que suele ser predecible y característica de un concepto idealizado de 
la vida estadounidense. La obra jarmuschiana carece de esta narrativa lineal, ya que sus 
filmes suelen centrarse en cortos episodios interdependientes que están conectados por 
medio de personajes o temas en común. Entre cada segmento, el director emplea 
desteñidos que se desentierran en un ritmo profundo y natural. 
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